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   Abstract 
 
The title of these pages concerns not the sacred and the art, as it is usually noted in the literature about it, 
but the Church and the artists, joined in the pedagogic effort, to which the pastoral guide-line, shared 
with the italian bishops, are strengthly aiming in the last years. As a matter of fact the pedagogic effort is 
a relationship, therefore it involves many persons, such as the ecclesiastical community and the artists, 
invited to make an alliance of cooperation and reciprocal training. Actually the couple sacred/art pertains 
to a very complicated relationship which was for ages the reason of misunderstandings even 
terminological: art itself has been considered as sacred, religious, spiritual and so on the semantics 
around these concepts has been clarified only through great efforts, with the contribution of the Council 
and the Popes of the second period of the twentieth century. In this work we refer to the contribute of 
this magistery. 
 
 
Le titre de ces pages ne remet pas en question le sacré et l’art, comme c'est généralement enregistré dans 
les publications consacrées à ce sujet, mais l’Eglise et les artistes, tous les deux, au cours des dernières 
années, notamment au sein du ministère de l’éducation partagée par les évêques italiens.En fait, 
l’engagement à l'éducation est une relation, et en tant que telle implique des personnes qui ont un profil 
personnel, exactement comme la communauté ecclésiale et les artistes invités à se resserrer et de se 
conformer à une alliance de coopération et de formation mutuelle. La combinaison de sacré/art se réfère 
à une relation très complexe et articulé entre ces deux réalités, qui a donné lieu – pendant des décennies 
– même une mauvaise compréhension de la terminologie, où l’art a été décliné à l’occasion comme 
sacré, ou comme religieuse ou spirituelle, et ainsi de suite, toutes les expressions, ceux dont la 
sémantique a autorisé qu'avec grande difficulté, grâce aussi à la contribution du Concile et à celle des 
papes du XXe siècle, dont ici on fait référence particulière. 
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  1. Sacro e arte oppure Chiesa e artisti?   
  
 
Il titolo di queste pagine chiama in causa non il sacro e l’arte, come solitamente 
si registra nella pubblicistica dedicata al tema, bensì la Chiesa e gli artisti, accomunati 
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nell’impegno educativo cui gli orientamenti pastorali della CEI stanno insistentemente 
puntando in questi ultimi anni1. Difatti l’impegno educativo è un’azione, più 
precisamente una relazione, e come tale coinvolge soggetti che hanno un profilo 
personale, come appunto la comunità ecclesiale e gli artisti, invitati – già dagli accorati 
appelli di Paolo VI – a stringere e a rispettare un patto di collaborazione e di reciproca 
formazione, non tanto per educare chissà chi, quanto piuttosto per educarsi 
vicendevolmente. D’altra parte il binomio – se così possiamo esprimerci – sacro/arte 
rimanda a un rapporto tra queste due realtà molto complesso e articolato, che ha dato 
adito – per decenni – a equivoci anche terminologici, in cui l’arte stessa si è vista di 
volta in volta declinata come sacra appunto, o come religiosa, o come spirituale, e così 
via, espressioni tutte, queste, la cui semantica si è andata chiarendo soltanto con molta 
fatica, anche grazie al contributo conciliare e a quello dei pontefici del secondo 
Novecento, al cui magistero – espressione significativa dell’insegnamento ecclesiale – 
intendo richiamarmi in maniera particolare2. 
Del resto, il concetto di “sacro” – per come è inteso oggi comunemente – per un 
verso è molto lato e giunge anzi a essere quasi omnicomprensivo, rimandando a ogni 
tipo di esperienza spirituale e a ogni espressione religiosa, anche a quelle non 
propriamente cristiane (per esempio, l’arte animista africana o quella asiatica hanno 
certamente a che fare con un sentire intimamente religioso e con una visione sacrale 
del mondo), mentre per altro verso è esclusivo di tutto ciò che sembra non avere un 
profilo tradizionalmente religioso o spirituale, di ciò che anzi è sarchico e mondano3. 
Vedremo che una tale preclusione non si giustifica appieno e, soprattutto, non può 
essere esercitata dall’arte, la quale – come suggerisce il concilio Vaticano II in 
Gaudium et spes 62 – è ciò che è proprio in quanto, accettando di avere a che fare con 
la vita concreta degli uomini, nel mondo, si fa carico di tracciare in essa la via del e al 
Mistero, per trasfigurare le piaghe della storia in pieghe, pure a volte stirate e sottili 
come spiragli, attraverso cui Dio viene agli uomini e gli uomini stessi vanno a Lui. 
In realtà l’arte quand’è confinata entro gli orizzonti del sacro rischia di lasciarsi 
	  	  	  	  	  	  	  	  	  	  	  	  	  	  	  	  	  	  	  	  	  	  	  	  	  	  	  	  	  	  	  	  	  	  	  	  	  	  	  	  	  	  	  	  	  	  	  	  	  	  	  	  	  	  	  	  	  	  	  	  	  
1 Cf. AA.VV., La sfida educativa. Rapporto-proposta sull’educazione, pref. di C. Ruini, Laterza, Roma-Bari 2009; 
AA.VV., L’emergenza educativa. Persona, intelligenza, libertà, amore, IX Forum del Progetto Culturale CEI, Dehoniane, 
Bologna 2010. 
2 Cf. J. PLAZAOLA, La Chiesa e l’arte, Jaca Book, Milano 1998, 5-16. 
3 Volutamente non dico “corporeo” ma “sarchico”, da sarx-carne, per non escludere – al di là della figura corporea 
esteriore – tutto quel grumo di “tessuti”, di “sangue”, di affanni, di aspirazioni, di debolezze, di peccati, che la figura 
rende rappresentabili: «Chi crede in Dio, nel Dio che proprio nelle sembianze alterate del Crocifisso si è manifestato 
come amore “sino alla fine” (Gv 13,1), sa che la bellezza è verità e che la verità è bellezza; ma nel Cristo sofferente 
apprende anche che la bellezza della verità include offesa, dolore e persino l’oscuro mistero della morte. Bellezza e verità 
possono rinvenirsi soltanto nell’accettazione del dolore e non nel suo rifiuto» (J. RATZINGER, La ferita della bellezza, in 
La nobile forma. Chiesa e artisti sulla via della bellezza, a cura di P. Iacobone e E. Guerriero, LEV - San Paolo, Città del 
Vaticano - Cinisello Balsamo 2009, 159, già prima pubblicato in J. RATZINGER, La bellezza, la Chiesa, introd. di 
L. Negri, LEV - Itaca, Città del Vaticano - Castel Bolognese 2005). 
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alle spalle tutto ciò che è mondano, storico, “culturale” (cioè esito del modo concreto 
di vivere degli uomini e delle donne del nostro tempo), insomma tutto ciò che è – per 
dirla con un termine che fa degenerare la distinzione in distanza – “profano”4. 
L’insegnamento dei pontefici su questo tema invita a superare questo modo di 
intendere le cose, inserendo l’arte in un inedito circuito con la fede propriamente 
cristiana e con la cultura contemporanea (si ricordi l’insistenza di Giovanni Paolo II 
sui binomi arte/cultura e fede/cultura5), sino a prospettare uno scenario nuovo in cui 
l’arte – per il tramite della sua cifra principale e principiale, che è la bellezza – si vede 
accompagnata ormai dalla santità più che dal sacro: «[…] la vera apologia del 
cristianesimo [… ha scritto, non a caso, Benedetto XVI prima ancora di diventare 
papa] sono da un lato i santi, dall’altro la bellezza che la fede è stata capace di 
generare»6. E già prima, Paolo VI aveva affermato che la Chiesa ha due impellenti 
necessità: i santi e, insieme con loro, gli artisti7. O gli artisti santi, come quell’Antoni 
Gaudí, architetto della Sagrada Familia, ricordato e celebrato da Benedetto XVI a 
Barcellona il 7 novembre 20108. Giacché, per citare di nuovo Paolo VI, «non si tratta 
più solo d’arte, ma di spiritualità» e la stessa religione – per essere compresa ed 
espressa artisticamente – deve ormai diventare «veramente spirituale»9. Questa 
	  	  	  	  	  	  	  	  	  	  	  	  	  	  	  	  	  	  	  	  	  	  	  	  	  	  	  	  	  	  	  	  	  	  	  	  	  	  	  	  	  	  	  	  	  	  	  	  	  	  	  	  	  	  	  	  	  	  	  	  	  
4 Jean Clair polemizzerebbe – forse – con questa mia affermazione, spiegando opportunamente che c’è cultura e cultura e 
che quella autentica è quella che viene vissuta nella fondamentale apertura al sacro che solo il culto garantisce: 
cf. J. CLAIR, L’arte contemporanea al tempo della crisi, in Vita e Pensiero 93 (2010) 2, 107-116; ma nel prosieguo di 
queste pagine tenterò di fare emergere la grande importanza che anche per me ha la coimplicazione tra cultura e culto, 
soprattutto dentro le dimensioni dell’arte. 
5 Opportunamente Ugo Dovere ha fatto notare la prospettiva antropologica in cui Giovanni Paolo II sviluppa il suo 
magistero sull’arte: cf. Introduzione, in Arte e beni culturali negli insegnamenti di Giovanni Paolo II, a cura di 
U. Dovere, LEV, Città del Vaticano 2008, IX-XLI. 
6 J. RATZINGER, La ferita della bellezza, cit., 164. Già Marcel Proust, nel 1919 (En mémoire des églises assassinées), 
aveva scritto a tal proposito: «L’Evangelo e la sua potenza sono interamente inscritti nelle grandi opere dei veri credenti: 
in Normandia e in Sicilia, sulle isole dei fiumi di Francia, nelle valli dei fiumi inglesi, sulla rocca d’Orvieto, lungo le rive 
dell’Arno [...]. Potete, certo, a discrezione vostra, rinnegare il Cristo, rinunciare a lui, ma il martirio, potete soltanto 
dimenticarlo, non già negarlo: poiché ogni pietra di questo edificio è stata cementata nel suo sangue» (traduzione dal 
francese di Carlo Ossola, da lui riportata nel suo articolo Arte e culto. Alle frontiere del secolare, in  Il Mulino 
52 (2003) 5, 840. 
7 Cf. PAOLO VI, Il più alto cantico in onore di Dio. Armonia tra l’arte sacra e l’attività liturgica, in ID., Insegnamenti, 
Tipografia Poliglotta Vaticana, Roma, V: 1967, 7; qui citerò Paolo VI sempre da questa edizione, anche se è utile 
avvertire che gli scritti sull’arte di papa Montini sono stati raccolti nel volume Su l’arte e agli artisti. Discorsi, messaggi e 
scritti (1963-1978), pref. di G. Ravasi, a cura di P.V. Begni Redona, Istituto Paolo VI - Studium, Brescia-Roma 2000. 
8 Cf. BENEDETTO XVI, Segno visibile del Dio invisibile, omelia della messa per la dedicazione della Sagrada Familia in 
Barcellona, in Avvenire del 9.11.2010, 8. Cf. anche A. PUÍG I TÁRRECH, La Sagrada Familia secondo Gaudí. 
Comprendere un simbolo, San Paolo, Cinisello Balsamo 2011; A. MOLFETTA, «È la fede di un popolo che edifica le 
proprie cattedrali». Antoni Gaudí e il cantiere della Gloria della Sagrada Familia in Barcellona e L’eloqüéncia di un 
temple. Note intorno alla Sagrada Familia di Antoni Gaudí, in AA.VV., Architettura, arte e teologia. Il simbolismo della 
luce nello spazio liturgico, a cura di J. Farabegoli e N. Valentini, Pazzini, Verucchio 2013, 133-144 e 145-153. 
9 PAOLO VI, Incontro con gli artisti nella Cappella Sistina, in ID., Insegnamenti, II: 1964, 317-318. Il rapporto fra arte e 
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coimplicazione reciproca tra arte e santità è stata spiegata da Giovanni Paolo II 
quando, in occasione del Giubileo degli artisti, nel 2000, ha parlato della «stupenda 
“arte” della santità», maternamente insegnata a tutti, senza preclusioni, dalla Chiesa10. 
Insistere su questo punto mi pare utile: il binomio sacro/profano costituisce 
un’importantissima categoria della filosofia della religione e di altre scienze a questa 
correlate (la fenomenologia delle religioni e la sociologia delle religioni soprattutto); 
ma non è una categoria adeguata per argomentare la comprensione teologica 
dell’evento cristico e cristiano, celebrato nella liturgia (e, fin dalla Mediator Dei di Pio 
XII, è proprio la liturgia l’orizzonte in cui l’arte è chiamata dalla Chiesa a 
dimensionarsi primariamente). L’evento di Cristo irrompe con una carica di novità 
tale, all’interno dell’orizzonte dell’esperienza religiosa umana, da sovvertirne l’ordine 
e da rendere superflue le antiche distinzioni e le vecchie ermeneutiche del sacro e del 
profano; sulla scorta del messaggio biblico, già anticotestamentario, è piuttosto 
l’esperienza della “santità” di Dio stesso a imporsi ormai nell’esperienza religiosa dei 
credenti in Cristo e nell’Agape divina da lui rivelata11. Non si tratta, dunque, di 
preferire il profano al sacro, il culturale al cultuale12, ma di ammettere e valorizzare la 
peculiare importanza della santità, il cui antipodo è invece il peccato: a questo non è 
semplicemente opposto un rifiuto sdegnoso, poiché piuttosto di esso Cristo si fa carico 
sulla croce. In tale prospettiva si può comprendere come Gesù stesso sconfini 
continuamente nel cosiddetto “profano” e innesti in esso la visita di Dio: mangia coi 
pubblicani, dialoga con le prostitute, biasima i farisei e confuta i dottori del tempio, 
rimprovera i leviti per aver ridotto la casa di Jhwh Adonai a “spelonca di ladri”, entra 
nella casa di Zaccheo e si porta dietro Levi l’esattore, come pure Pietro e altri uomini 
esperti nei vari mestieri feriali dell’epoca e non addetti al culto sacerdotale o a quello 
	  	  	  	  	  	  	  	  	  	  	  	  	  	  	  	  	  	  	  	  	  	  	  	  	  	  	  	  	  	  	  	  	  	  	  	  	  	  	  	  	  	  	  	  	  	  	  	  	  	  	  	  	  	  	  	  	  	  	  	  	  	  	  	  	  	  	  	  	  	  	  	  	  	  	  	  	  	  	  	  	  	  	  	  	  	  	  	  	  	  	  	  	  	  	  	  	  	  	  	  	  	  	  	  	  	  	  	  	  	  	  	  	  	  	  	  	  	  	  	  	  	  	  	  	  	  	  	  	  	  	  	  	  	  	  	  	  	  	  	  	  	  	  	  	  	  	  	  	  	  	  	  	  	  	  	  	  	  	  	  	  	  	  	  	  	  	  	  	  	  	  	  	  	  	  	  	  	  	  	  	  	  	  	  	  	  	  	  	  	  
spiritualità non è comunque meno complesso e persino problematico del rapporto tra sacro e arte e, difatti, lo si può 
ricondurre all’influsso reciproco fra arte e interiorità umana e la stessa spiritualità, in tale prospettiva, rimane sinonimo di 
immaterialità o di ultra-naturalismo, o di astrazione, come già nel 1910 teorizzava Wassilj Kandinskij (Du spirituel dans 
l’art et dans la peinture en particulier, Éd. de Beaune, Paris 1953): cf. AA.VV., Spiritualité contemporaine de l’art. 
Approches théologique, philosophique et pratique, par les soins de J. Cottin, W. Gräb et B. Schaller, Labor et Fides, 
Genève 2012; J. COTTIN, L’istanza di spiritualità nella cultura attuale. A partire da alcune opere d’arte contemporanea, 
in AA.VV., Vie del bello in catechesi. Estetica ed educazione alla fede, a cura di D. Marin, Elledici, Torino 2013, 13-27. 
10 GIOVANNI PAOLO II, Discorso ai partecipanti al Giubileo degli artisti, in Enchiridion dei Beni Culturali della Chiesa, 
Dehoniane, Bologna 2002, n. 1166, 593. 
11 Cf. G. RAVASI, Il racconto del cielo. Le storie, le idee, i personaggi dell'Antico Testamento, Mondadori, Milano 1995, 
138ss. Dal punto di vista filosofico-teologico mette efficacemente a tema questa eccellenza della santità rispetto al sacro 
R. GUARDINI, Religione e rivelazione, Vita e Pensiero, Milano 2001, 87; lo coglie bene G. GRESLERI, Seguendo Guardini 
e Lercaro, in Vita e Pensiero 95 (2012) 5, 80-85. Cf. inoltre C. GEFFRÉ, Le christianisme et les métamorphoses du sacré, 
in Archivio di Filosofia 44 (1974) 133-150. Benché collocati in una differente prospettiva, possono interessare anche 
R. AGNONE, Il fenomeno religioso e la concezione non religiosa del divino di Gesù l’ebreo, Albatros, Roma 2012 e 
R. KEARNEY, Ana-teismo. Tornare a Dio dopo Dio, Fazi, Roma 2012, 181-186. 
12 Questo sembrava paventare Benedetto XVI nel suo discorso di commiato al clero romano – alla fine del suo ministero 
petrino – tenuto nella sala Nervi il 14 febbraio 2013. 
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sinagogale. A un fariseo come Nicodemo chiede di “rinascere”, di ricominciare 
daccapo, incontrandolo non nell’atrio del tempio gerosolimitano ma nella notte, 
andandogli incontro cioè nell’oscurità dei suoi dubbi. Da quel momento in poi non c’è 
più sacro e/o profano: non c’è più un tempio in cui celebrare il culto a Jhwh Adonai, 
poiché il nuovo tempio è quello dello Spirito e della Verità, come il Maestro insegna 
alla samaritana13. Lui stesso è considerato un rabbì “laico”, non della tribù di Levi. La 
sua parabola del “buon samaritano” lascia intuire bene questa sua consapevolezza: 
quella d’essere ormai oltre Aronne e oltre Levi, capace di abitare la “strada”, come si 
addice a Dio stesso, che non sta rinchiuso e fermo in templi di pietre, ma cammina col 
suo popolo. Insomma, in questa prospettiva biblica, il sacro caratterizza al massimo il 
fenomeno religioso e non propriamente la relazione con Dio che si compie in, con, per 
Cristo Gesù14. 
Il binomio sacro/profano, dunque, non spiega granché della bellezza e della 
santità del mistero cristiano; e comunque rimane un argomento debole, inadeguato. 
	  	  	  	  	  	  	  	  	  	  	  	  	  	  	  	  	  	  	  	  	  	  	  	  	  	  	  	  	  	  	  	  	  	  	  	  	  	  	  	  	  	  	  	  	  	  	  	  	  	  	  	  	  	  	  	  	  	  	  	  	  
13 Si consideri debitamente la carica “blasfema” che le affermazioni di Gesù sulla “distruzione” del tempio 
gerosolimitano avevano a parere degli scribi e dei farisei, dimentichi della profezia: «La gloria del Signore uscì dalla 
soglia del tempio» (Ez 10,18). In tutto ciò si può e si deve scorgere il drammatico esautoramento del sacro 
“religiosamente” inteso: l’inaccessibilità del tempio, che (s)taglia l’umano dal divino – secondo l’etimo indoeuropeo del 
termine greco témenos (cf. J. POKORNY, Templum, in Indogermanisches etymologisches Wörterbuch, Francke Verlag, 
Tübingen-Basel 2005, 1063ss.) – si converte all’urgenza evenenziale della shekhinah, la quale rappresenta un aurorale 
indizio trinitario confermato e dispiegato nella vicenda di Cristo, vale a dire il dividersi di Dio da Se stesso, il suo 
abbassarsi piuttosto che il suo allontanarsi dagli uomini, come ha scritto F. ROSENZWEIG, La stella della redenzione, a 
cura di G. Bonola, Vita e Pensiero, Milano 2005, 420-421. In tale prospettiva, ha ragione Tiziano Ghirelli quando osserva 
che «parlare di ierotopi in relazione agli edifici per il culto cristiano è certamente ardito», giacché l’«evento 
dell’Incarnazione del Logos […] ribalta totalmente il concetto di “sacro” […]. Il vero “luogo sacro” è, da allora, la 
persona di Gesù [… e] segna la fine della frattura ontologica tra “sacro” e “profano”. […] A partire da questo dato 
teologico, l’edificio-chiesa non ha più la valenza di “luogo sacro”, ma quella di icona del Corpo di Cristo»: Ierotopi 
cristiani alla luce della riforma liturgica del concilio Vaticano II, LEV, Città del Vaticano 2012, 21-23. 
14 Sembrerebbe, questo, un dato assodato e, invece, si registra persino tra gli addetti ai lavori ancora grande fatica nel 
recepirlo e nel valorizzarlo appieno: cf., per es., G. CARINI, Teologia dell’arte. Il cuore della condizione umana e la 
radice della posizione moderna, Cittadella Ed., Assisi 2012. Molto più lucida l’ermeneutica proposta da Erich Auerbach, 
allorché ragiona sull’intreccio inestricabile di sublime divino e povertà umana in una sua pagina ormai classica: «Il vero 
fulcro della dottrina cristiana, l'Incarnazione e la Passione, fu […] del tutto inconciliabile col principio della separazione 
degli stili. Cristo era tutt'altro che un eroe o un re, era un uomo invece uscito dall’infimo gradino sociale, i suoi primi 
discepoli erano stati pescatori e artigiani, egli si muoveva entro la vita ordinaria del popolino palestinese, parlava con 
pubblicani e con prostitute, con poveri, con ammalati, con fanciulli, e tuttavia ogni suo atto e ogni sua parola erano di 
somma dignità e più importanti di qualsiasi altra cosa che mai accadesse; nello stile in cui tutto ciò veniva raccontato non 
entrava più la minima sapienza oratoria nel senso antico, esso era sermo piscatorius, e ciò nonostante oltremodo 
commovente e più efficace che la più sublime opera d’arte retorico tragica; e più di tutto commovente era in quei racconti 
la Passione. Il re dei re, beffeggiato, sputacchiato, flagellato e inchiodato sulla croce come un volgare delinquente: […] il 
racconto di queste cose, non appena penetra nel cuore degli uomini, annienta completamente l'estetica della separazione 
degli stili, produce un nuovo stile sublime, che non disdegna affatto il quotidiano e accoglie in sé […] la bruttezza, 
l’indecenza, la miseria fisica» (Mimesis. Il realismo nella letteratura occidentale, I, Einaudi, Torino 1956, 81-82). 
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Non è un caso che abbiano usato molto questo binomio filosofi e fenomenologi della 
religione come R. Otto e M. Eliade15; ma non teologi o liturgisti, se non per segnalare 
la novità della liturgia cristiana rispetto alla dialettica sacro/profano dei culti greci o 
romani o asiatici16. Rimane importante, a tal proposito, la lezione di teologi come 
Casel, Bouyer, Guardini, de Lubac, Chenu, Balthasar, alcuni di questi ripresi – 
implicitamente o esplicitamente – dagli ultimi pontefici nel loro insegnamento 
riguardante l’arte, come Benedetto XVI ha fatto richiamando la riflessione estetico-
teologica di Balthasar nel suo discorso agli artisti tenuto nella Cappella Sistina il 21 
novembre 2009 e citandola assieme a una frase di Hermann Hesse: «Arte significa: 
dentro a ogni cosa mostrare Dio»17. 
Questo progressivo oltrepassare gli steccati del sacro in direzione della santità 
giustifica – come vedremo tra poco, citando i pontefici del secondo Novecento – il 
mutamento delle declinazioni dell’arte: dall’arte religiosa all’arte sacra, all’arte 
liturgica e cristiana, all’arte in quanto tale, in quanto cioè autentica espressione della 
bellezza e della verità di Dio e dell’uomo stesso colto nel suo rapporto con Dio. Si 
deve ammettere, a tal proposito, che nel magistero ecclesiale di questi ultimi decenni 
c’è una certa evoluzione, sino al guadagno finale della consapevolezza che l’arte 
cristiana non dev’essere altro che autentica arte (il che è diverso dall’affermazione 
dell’«arte per l’arte» contro cui polemizzava Pio XII18). Di converso, la vera arte non 
può non custodire in sé, anche soltanto implicitamente o atematicamente o 
asintoticamente – per dirla coi termini della teoria del “cristianesimo anonimo” messa 
a punto da Karl Rahner – un reale anelito alla trascendenza e, più precisamente, un 
intimo e persino inconsapevole desiderio di incontro e di confronto con Dio, che non 
di rado, nell’Occidente comunque ormai secolarizzato, passa ancora attraverso il 
	  	  	  	  	  	  	  	  	  	  	  	  	  	  	  	  	  	  	  	  	  	  	  	  	  	  	  	  	  	  	  	  	  	  	  	  	  	  	  	  	  	  	  	  	  	  	  	  	  	  	  	  	  	  	  	  	  	  	  	  	  
15 Sulla sensibilità teologica di Otto, di matrice luterana, e sulla sua tendenza a tradursi in una riflessione “non 
confessionale” e perciò “scientifica” il più possibile, in dialogo con la fenomelogia, cf. P.A. SEQUERI, Estetica e Teologia. 
L’indicibile emozione del Sacro: R. Otto, A. Schönberg, M. Heidegger, Glossa, Milano 1993. 
16 Cf. le impegnative e importanti riflessioni di C. VALENZIANO, Liturgia e antropologia, Dehoniane, Bologna 1997, 77-
106, che ragiona sulla «complessità labirintica» del fenomeno del “sacro”, considerando opportunamente il cosiddetto 
«sacro cristiano» – di cui pur hanno parlato studiosi della levatura di Julien Ries – come «un’ennesima acutizzazione 
della polarità sacro-profano» che, al contrario, l’evento cristico permette finalmente di superare, facendo sì che il profano-
santificato rimanga ciò che è (“mondo” e non altro, come pretenderebbero le tendenze sacralizzanti), seppur ricondotto al 
rapporto col Dio di Gesù Cristo; da qui la proposta di riqualificare l’arte ispirata dal cristianesimo, smarcandola dal 
riferimento sempre più equivoco al sacro. 
17 Cf. BENEDETTO XVI, Allocuzione in occasione dell’incontro con gli artisti, in L’Osservatore Romano del 
22 novembre 2009, 5. Alla lezione dei teologi cattolici si deve accompagnare quella straordinariamente lucida di Dietrich 
Bonhoeffer, argomentata nei suoi saggi sull’etica: «Come la realtà di Dio, in Cristo, è entrata nella realtà del mondo, così 
ciò che è “soprannaturale” nelle cose naturali, le cose sante in quelle profane […]» (Etica, introd. di I. Mancini, 
Bompiani, Milano 1969, 167). 
18 Cf. PIO XII, Ai partecipanti al Congresso internazionale degli artisti cattolici, in ID., Discorsi agli intellettuali (1939-
1954), Studium, Roma 1955, 500 e Musicae sacrae, enciclica del 25.12.1955, in Tutte le encicliche e i principali 
documenti pontifici emanati dal 1740, a cura di U. Bellocchi, LEV, Città del Vaticano 2004, XII, 352. 
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riconoscimento della vicenda di Cristo Gesù. Mi permetto di fare, qui, a questo 
riguardo, un’esemplificazione a mio parere emblematica: cito due liriche italiane, 
entrambe novecentesche, che lette e ascoltate di seguito lasciano ben intuire e 
apprezzare la qualità naturaliter christiana dell’opera d’arte che sia davvero tale. Una 
prima poesia s’intitola Come Zaccheo: 
 
Si tratta di arrampicarsi sul sicomoro 
per vedere il Signore se mai passi.  
Ahimé, non sono un rampicante ed anche 
stando in punta di piedi non l’ho mai visto19. 
 
La seconda poesia s’intitola Prima del viaggio: 
 
Prima del viaggio si scrutano gli orari, 
le coincidenze, le soste, le pernottazioni  
e le prenotazioni […]; 
si consultano le guide […], 
si cambiano valute, si dividono  
franchi da escudos, rubli da copechi; 
prima del viaggio s’informa qualche 
amico o parente, si controllano 
valigie e passaporti, si completa 
il corredo, si acquista un supplemento 
di lamette da barba, eventualmente 
si dà un’occhiata al testamento, pura 
scaramanzia perché i disastri aerei 
in percentuale sono nulla; 
prima del viaggio si è tranquilli […]. 
E poi si parte e tutto è o.k. […] 
………………… 
E ora, che ne sarà 
del mio viaggio? 
Troppo accuratamente l’ho studiato  
senza saperne nulla. Un imprevisto 
è la sola speranza. Ma mi dicono 
ch’è una stoltezza dirselo20. 
 
Entrambe le liriche sono tarlate dal verme del nichilismo, che è la solitudine in 
	  	  	  	  	  	  	  	  	  	  	  	  	  	  	  	  	  	  	  	  	  	  	  	  	  	  	  	  	  	  	  	  	  	  	  	  	  	  	  	  	  	  	  	  	  	  	  	  	  	  	  	  	  	  	  	  	  	  	  	  	  
19 E. MONTALE, Diario del ’71 e del ’72, Mondadori, Milano 1973. 
20 ID., Satura (1962-1970), Mondadori, Milano 1971. 
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cui il poeta si sente costretto o perché il Signore non passa o perché l’umano sforzo per 
trovarlo e per conoscerlo – magari arrampicandosi come Zaccheo o programmando 
minuziosamente la propria ricerca – risulta insufficiente e vano. Tuttavia, in questi 
versi, permane la possibilità che il verme diventi farfalla, capace di lib(e)rarsi 
dall’isolamento: «Un imprevisto è la sola speranza». Ed è in questa insoddisfazione 
per ciò che sembra scontato, che l’arte – nel nostro caso i versi di Eugenio Montale in 
Diario del ’71 e di Satura – si fa spiraglio di un di-più salvifico, di una «speranza» 
altrimenti fraintesa come «stoltezza». 
Anche circa il termine “educare” occorre dire preliminarmente qualcosa. Si 
dovrebbe affiancare ad esso il termine “formare”. Non per gusto tautologico, ma 
perché “formare” ed “educare” rimandano, rispettivamente, alle due sponde 
dell’oggettività e della soggettività che il magistero ecclesiale indica più di una volta 
come i poli entro cui si deve delineare la fisionomia dell’artista cristiano. 
La “formazione” rimanda a un’azione che coinvolge dall’esterno i suoi 
destinatari: certo, non pretende di insistere su “com’è” o su “come si fa” ciò a cui 
s’intende formare le persone; tuttavia propone una ben determinata “visione” della 
realtà, evidenziandone i contorni, argomentandone il valore e le potenzialità, e 
ponendola quasi “frontalmente” davanti alle persone per stimolarle a una loro 
responsabile presa di posizione. 
La “educazione”, invece, rimanda all’antica pedagogia maieutica, al socratico 
“conosci te stesso”, per far esprimere al di fuori, a partire dal di dentro, le migliori e 
più positive, le più “virtuose” − avrebbe detto Socrate − potenzialità delle persone 
stesse. 
Se formare le persone significa, dunque, proporre loro un buon ideale, educare le 
persone significa metterle in condizione di esprimere consapevolmente ed 
efficacemente il loro migliore ideale. Le due dinamiche, contemperate assieme, 
concorrono a equilibrare le esigenze del contesto e le attese degli individui, come pure 
a equilibrare una giusta dose di soggettualità con una non meno importante dose di 
oggettività. Solo tenendo presente la polarità tra educazione e formazione, si potrà 
rispondere a due importanti interrogativi. 
Innanzitutto: formare ed educare chi? L’insegnamento dei pontefici, su cui qui 
devo riflettere, indica tre destinatari: non solo il popolo ecclesiale che si riunisce a 
celebrare il suo incontro con Dio e neppure soltanto gli uomini e le donne del nostro 
tempo, per aiutarli ad aprire le porte della loro esistenza al Mistero santo e a varcare 
essi stessi la soglia del Mistero santo; l’impegno pedagogico di cui stiamo ragionando 
dev’essere rivolto anche, secondo i pontefici della seconda metà del Novecento, agli 
artisti per un verso e, per l’altro, ai responsabili pastorali della Chiesa stessa21. 
In secondo luogo: formarci ed educarci a cosa? La risposta che si può anticipare, 
distillandola dagli scritti dei pontefici sull’arte, è che ci si deve formare ed educare 
	  	  	  	  	  	  	  	  	  	  	  	  	  	  	  	  	  	  	  	  	  	  	  	  	  	  	  	  	  	  	  	  	  	  	  	  	  	  	  	  	  	  	  	  	  	  	  	  	  	  	  	  	  	  	  	  	  	  	  	  	  
21 È ciò che dispongono anche i nn. 127 e 129 di Sacrosanctum concilium. 
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soprattutto allo stupore, cioè a non considerare come ovvio nulla di ciò che viviamo, a 
interpellare la realtà, a guardarla con gli “occhi” di Dio, ad ascoltarla con le “orecchie” 
di Dio, per accorgerci di quello che Cristina Campo chiamava «l’altro lato della vita»: 
 
A un tappeto di meravigliosa complicazione, del quale il tessitore non mostri che il 
rovescio – nodoso, confuso – fu da molti poeti, da molti savi, assimilato il destino. Solo 
dall’altro lato della vita – o per attimi di visione – è dato all’uomo intuire l’altro lato, appunto: 
l’inconcepibile disegno del quale si fu filo e nodo, bruno o verde accordato ad altro bruno o 
verde, frammento di figura, parte per il tutto22. 
 
Questa sensibilità nei confronti del versante invisibile della realtà in cui viviamo 
è stata definita recentemente, dai vescovi italiani, nel n. 17 della loro nota pastorale su 
Chiesa e Mezzogiorno23, come la capacità di «restare ancorati al risvolto radicale di ciò 
che conosciamo e facciamo: al gratuito e persino al grazioso e non solo all’utile e a ciò 
che conviene; al bello e persino al meraviglioso e non solo al gusto o a ciò che piace; 
alla giustizia e persino alla santità e non solo […a ciò che è formalmente lecito]». 
 
 
  2. Il Magistero “sull’arte”: da Pio XII a oggi  
 
 
A questo punto occorre render conto delle tematiche, delle indicazioni e delle 
prospettive rintracciabili nel magistero sull’arte proposto dai pontefici della seconda metà 
del Novecento e dal concilio Vaticano II. Il campo d’indagine è vasto. Tenterò di procedere 
in modo diacronico e sincronico insieme. Evidenzierò, cioè, trasversalmente il tema 
indicato nel titolo, tenendo comunque in considerazione l’evoluzione di pensiero che 
riguardo a esso si può riscontrare nei pronunciamenti pontifici, a partire da Pio XII fino a 
Giovanni Paolo II e a Benedetto XVI, passando attraverso il Vaticano II24. 
 
2.1 Le tematiche 
 
2.1.1. Il primo tema da segnalare è quello dell’«amicizia» e dell’«alleanza» – come 
	  	  	  	  	  	  	  	  	  	  	  	  	  	  	  	  	  	  	  	  	  	  	  	  	  	  	  	  	  	  	  	  	  	  	  	  	  	  	  	  	  	  	  	  	  	  	  	  	  	  	  	  	  	  	  	  	  	  	  	  	  
22 C. CAMPO, Il flauto e il tappeto, in Ead., Gli imperdonabili, Adelphi, Milano 1987, 115. 
23 CEI, Per un Paese solidale. Chiesa italiana e Mezzogiorno, Paoline, Milano 2010, n. 17, 42-43. 
24 In questa mia riflessione non faccio riferimento al magistero di Giovanni XXIII e di Giovanni Paolo I a motivo 
dell’esiguità – nei loro interventi – degli spunti utili allo studio del tema qui trattato; del resto anche altri studiosi che se 
ne sono già occupati non si soffermano su papa Roncalli e su papa Luciani: cf. ad es. G.B. GANDOLFO - L. VASSALLO, 
Ucai: quando l’arte s’incontra con la fede, Ancora, Milano 2005, 133-146 e P. IACOBONE, Sulla via della bellezza. Fede, 
arte, artisti nel magistero di Paolo VI, Giovanni Paolo II e Benedetto XVI, in La nobile forma, 69-80. Maggiore 
attenzione a Giovanni XXIII riserva J. PLAZAOLA, La Chiesa e l’arte, 109-119. 
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dice Paolo VI nel suo famoso discorso in Cappella Sistina del 7 maggio 196425 – o anche 
del «colloquio» – come aggiunge Giovanni Paolo II nella sua Lettera agli artisti del 199926 
– tra la Chiesa e gli artisti. 
Sta qui la grande novità che connota il rapporto tra la Chiesa e il mondo dell’arte 
nella seconda metà del Novecento. Ancora nel 1947, in una pagina severa dell’enciclica 
Mediator Dei, Pio XII sentiva «in coscienza» il «dovere» di «deplorare e riprovare quelle 
immagini e forme da alcuni recentemente introdotte, che sembrano depravazione e 
deformazione della vera arte e che talvolta ripugnano apertamente al decoro, alla modestia 
e alla pietà cristiana e offendono miserevolmente il genuino sentimento religioso»27. Forse 
papa Pacelli, scrivendo queste parole così spigolose, volgeva il pensiero preoccupato alla 
legittimazione accademica e alla consacrazione presso il grande pubblico italiano di un’arte 
tutta formalistica, per dirlo con i termini dell’epoca, in un dibattito che risucchiava l’arte 
nella politica; o forse pensava anche alle irridenti trovate del primo Marcel Duchamp, che 
già negli anni dieci avevano fatto scuola in Dada e da lì germinavano nei surrealismi 
esoterici e nei primi concettualismi. La preoccupazione di Pio XII, tuttavia, non si tradusse 
in una presa di distanza dal mondo dell’arte. Fu durante il suo pontificato, il 7 aprile 1951, 
che venne istituita la cosiddetta Messa degli artisti e fu lo stesso Pio XII ad affidare, nel 
1953, agli artisti italiani la Basilica di Santa Maria in Montesanto, a Roma, per farne la 
sede ufficiale della Messa degli artisti. E confrontandosi con mons. Ennio Francia, 
responsabile della Messa degli artisti, già nel 1956 papa Pacelli maturò il progetto di 
iniziare una galleria d’arte moderna dentro i Musei Vaticani. 
D’altra parte, il rimprovero agli artisti si prolunga anche in Paolo VI, nel suo discorso 
della Sistina nel 1964, allorché papa Montini sottolinea che gli artisti hanno, in tempi 
recenti, «un po’ abbandonato» la Chiesa, allontanandosene per recarsi «a bere ad altre 
fontane». Anche Paolo VI, in questo frangente, proferisce parole severe, svelando ai suoi 
interlocutori quella che definisce una «ferita nel cuore», inferta da «certe espressioni 
artistiche» che misconoscono la «definizione completa dell’uomo». Nondimeno, egli 
ammette – contestualmente – che anche la Chiesa, i suoi pastori, i responsabili della 
catechesi, i moderatori della prassi ecclesiale, hanno «abbandonato» a se stessi gli artisti, 
facilitandone l’allontanamento. Da questa ammissione scaturisce l’impegno a recuperare i 
rapporti28. 
L’«amicizia» tra Chiesa e artisti, invocata con tono d’urgenza da Paolo VI e poi 
«rinnovata» dai suoi successori, fino a Benedetto XVI che ne ha ripreso il tema all’inizio 
del suo discorso in Sistina del 21 novembre 200929, ha un connotato ben preciso. È 
	  	  	  	  	  	  	  	  	  	  	  	  	  	  	  	  	  	  	  	  	  	  	  	  	  	  	  	  	  	  	  	  	  	  	  	  	  	  	  	  	  	  	  	  	  	  	  	  	  	  	  	  	  	  	  	  	  	  	  	  	  
25 PAOLO VI, Incontro con gli artisti nella Cappella Sistina, 314 e 316. 
26 GIOVANNI PAOLO II, Lettera agli artisti, n. 1, in Enchiridion dei Beni Culturali della Chiesa, n. 1108, 570. 
27 PIO XII, Mediator Dei, enciclica del 20.11.1947, in Tutte le encicliche e i principali documenti pontifici emanati dal 
1740, XI, 472. 
28 PAOLO VI, Incontro con gli artisti nella Cappella Sistina, 315. 
29 Cf. BENEDETTO XVI, Cari artisti, voi siete custodi della bellezza, in http://www.vatican.va/holy_father/bene-
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un’amicizia “interessata”: nel senso che è motivata dal «bisogno» di «collaborazione» che 
la Chiesa ha sempre avuto e continua ad avere dell’arte e degli artisti. Il «bisogno» di cui 
papa Montini parla – e di cui di nuovo parla Giovanni Paolo II nei nn. 12-13 della sua 
Lettera agli artisti – è di tipo pastorale. E qualità pastorale ha, secondo lui, primariamente, 
la collaborazione che la Chiesa richiede agli artisti: «Noi abbiamo bisogno di voi. Il nostro 
ministero ha bisogno della vostra collaborazione. Perché, come sapete, il nostro ministero è 
quello di predicare e di rendere accessibile e comprensibile, anzi commovente, il mondo 
dello spirito, dell’invisibile, dell’ineffabile, di Dio. E in questa operazione, voi siete 
maestri. È il vostro mestiere, la vostra missione; e la vostra arte è proprio quella di carpire 
dal cielo dello spirito i suoi tesori e rivestirli di parola, di colori, di forme, di accessibilità. 
E non solo una accessibilità quale può essere quella del maestro di logica, o di matematica 
[…] avvertire, per via di sentimento, ciò che per via di pensiero non si riuscirebbe a capire 
e ad esprimere: voi questo fate!»30. Come si comprende bene da queste battute, l’amicizia 
tra Chiesa e artisti, il loro stare “insieme”, è già un crocevia pedagogico importantissimo, 
giacché da qui, da questa intesa, sortisce una rinnovata capacità ecclesiale di educare alla 
fede gli uomini e le donne del nostro tempo tramite il peculiare magistero di chi è esperto 
nel rendere «accessibile» e perciò nel comunicare certe cose che altrimenti rischiano di 
rimanere inespresse ed è, altresì, esperto nel comunicare in un certo modo, da altri maestri 
– i filosofi, gli scienziati – non conosciuto e non praticato, efficace per penetrare il cuore 
oltre che la mente dei destinatari del messaggio. 
 
2.1.2. Il secondo tema da segnalare è quello delle varie declinazioni dell’arte. Il 
magistero ecclesiale contemporaneo, pontificio e conciliare, rileva con insistenza, 
innanzitutto, la qualità “religiosa” dell’arte. Già Pio XII, parlando agli espositori della VI 
Quadriennale Romana, nel 1952, evidenziava l’«intrinseca affinità» dell’arte con la 
religione: «La funzione di ogni arte sta infatti nell’infrangere il recinto angusto e 
angoscioso del finito in cui l’uomo è immerso finché vive quaggiù, e nell’aprire una sorta 
di finestra al suo spirito anelante verso l’infinito»31. Si potrebbe parafrasare questa 
affermazione di papa Pacelli con un’espressione della Fides et ratio di Giovanni Paolo II: 
l’arte è il tentativo di rintracciare «nel fenomeno il fondamento». Per questo motivo essa 
non può non essere “religiosa”, vale a dire capace di scoprire legami e di esprimere – coi 
suoi simboli – connessioni strettissime tra l’uomo, il suo mondo, e Colui che li ha creati. 
L’ermeneutica della qualità religiosa dell’arte è, qui, spiccatamente filosofica e si fa forte 
	  	  	  	  	  	  	  	  	  	  	  	  	  	  	  	  	  	  	  	  	  	  	  	  	  	  	  	  	  	  	  	  	  	  	  	  	  	  	  	  	  	  	  	  	  	  	  	  	  	  	  	  	  	  	  	  	  	  	  	  	  	  	  	  	  	  	  	  	  	  	  	  	  	  	  	  	  	  	  	  	  	  	  	  	  	  	  	  	  	  	  	  	  	  	  	  	  	  	  	  	  	  	  	  	  	  	  	  	  	  	  	  	  	  	  	  	  	  	  	  	  	  	  	  	  	  	  	  	  	  	  	  	  	  	  	  	  	  	  	  	  	  	  	  	  	  	  	  	  	  	  	  	  	  	  	  	  	  	  	  	  	  	  	  	  	  	  	  	  	  	  	  	  	  	  	  	  	  	  	  	  	  	  	  	  	  	  	  	  	  
dict_xvi/speeches/2009/november/documents/hf_ben-xvi_spe_20091121_artisti_it.html 
30 PAOLO VI, Incontro con gli artisti nella Cappella Sistina, 313-314. Sono parole importanti, che riecheggiano quelle 
scritte da Diego Fabbri in una sua pièce teatrale del 1956, Veglia d’armi (cf. D. FABBRI, Tutto il teatro, I, Rusconi, 
Milano 1984, 1089): mi pare di poter ipotizzare – se si considerano gli echi quasi letterali che nel discorso del pontefice ci 
sono dei testi del drammaturgo – che non solo Montini fu lettore di Fabbri, ma anche che Fabbri fu, durante la sua 
permanenza a Roma (protrattasi dal 1960 in poi), un ispiratore, quasi un ghost writer di Montini per le sue allocuzioni 
agli artisti. 
31 PIO XII, Agli espositori della VI Quadriennale Romana, in ID., Discorsi agli intellettuali, 501. 
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di argomenti che potremmo considerare ontologici, quasi un’applicazione – nel campo 
dell’arte – dell’analogia entis: «[…] qualsiasi bellezza artistica che si voglia cogliere nel 
mondo, nella natura, nell’uomo, per esprimerla in suoni, in colori, in giuoco di masse, non 
può prescindere da Dio, dal momento che quanto esiste è legato a Lui con rapporti 
essenziali»32. Da questa posizione classica, di impronta tomistica, Pio XII ricava gli 
argomenti per poter persino – a mio parere – valorizzare nel proprio pensiero le ardite 
intuizioni teologiche che Henri de Lubac aveva esposto, durante gli anni quaranta, nella 
prima versione del suo fondamentale volume Surnaturel: «Non si dà dunque, come nella 
vita, così nell’arte – sia essa intesa quale espressione del soggetto o quale interpretazione 
dell’oggetto – l’esclusivamente “umano”, l’esclusivamente “naturale” od “immanente”. 
[…] Cercate Dio quaggiù nella natura e nell’uomo, ma innanzi tutto dentro di voi; non 
tentate vanamente di dare l’umano senza il divino, né la natura senza il Creatore; 
armonizzate invece il finito con l’infinito, il temporale con l’eterno, l’uomo con Dio, e voi 
darete così la verità dell’arte, la vera arte»33. Questo modo di pensare la realtà supera la 
dicotomia tra la natura e il soprannaturale e considera quest’ultimo come ciò che avvolge 
da ogni lato l’uomo e il suo mondo, permeandoli pure in ogni loro fibra e costituendo la 
causa del loro stesso essere ed esistere. In questa prospettiva, per Pio XII, l’arte vera, cioè 
l’arte tout court, è proprio l’arte che non rinuncia alla sua qualità religiosa. Spiegava con 
argomenti che vale la pena rileggere, nel 1945, a un gruppo di critici d’arte e di autori e 
attori drammatici: «Egualmente lontana così da un vago idealismo, il cui sogno 
inconsistente o il cui simbolismo inafferrabile perde il contatto con la realtà, come da un 
realismo servile che aderisce strettamente all’oggetto o al fatto materiale, senza permettere 
allo spirito di staccarsene, l’arte, l’arte vera, col giuoco delle forme, delle ombre, delle luci, 
con la melodia del canto o con la delicata modulazione della voce nella semplice 
recitazione, dà al pensiero trasparenza e armonia, e interpreta o risveglia i sentimenti e le 
passioni che dormivano o fermentavano segretamente nel cuore dell’uomo»34. 
A distinguere tra arte religiosa e arte sacra arriva il Vaticano II, all’inizio del famoso 
cap. VII della Sacrosanctum concilium, al n. 122: l’arte sacra è, per i padri conciliari, il 
«vertice» dell’arte religiosa. Il motivo di questa distinzione, che comunque non diventa mai 
divaricazione, rischia di sfuggire a chi è estraneo ad esperienze di storica importanza come 
la cosiddetta Messa degli artisti. Essa ha senso, difatti, se si tiene presente che per arte 
sacra il concilio intende l’arte propriamente liturgica, l’arte cioè che, con espressioni ormai 
tipicamente cristiane, introduce gli uomini al rapporto col Dio di Gesù Cristo35. È in questa 
	  	  	  	  	  	  	  	  	  	  	  	  	  	  	  	  	  	  	  	  	  	  	  	  	  	  	  	  	  	  	  	  	  	  	  	  	  	  	  	  	  	  	  	  	  	  	  	  	  	  	  	  	  	  	  	  	  	  	  	  	  
32 Ib. 
33 Ib., 502-503. 
34 PIO XII, Agli autori ed attori […], in ID., Discorsi agli intellettuali, 505. 
35 Questo dato dovrebbe esser tenuto in maggiore considerazione da chi, commentando SC 122, insiste sulla “sacralità” 
dell’arte: cf., per es., D. ESTIVILL, L’arte sacra nel Concilio Vaticano II. Appunti per una rilettura nel 50° dell’apertura 
del Concilio, in Arte Cristiana 100 (2012) 269-285 e ID., La Chiesa e l’arte secondo il Concilio Vaticano II. Note per 
un’ermeneutica della riforma nella continuità, Lateran University Press, Roma 2012. Lucida e lungimirante è, invece, la 
riflessione che François Bœspflug sviluppa a partire dal Vaticano II per un’arte capace di raffigurare ancora e di nuovo il 
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prospettiva che Paolo VI, ancora nel 1965, continuando a enfatizzare lo «stupendo e 
fecondo connubio […] della vocazione religiosa con la vocazione artistica», in forza di cui 
l’artista sarebbe come un «sacerdote» e un «profeta», comincia ormai a parlare di arte 
«cristiana», la quale è appunto l’arte che «da religiosa [...] si fa liturgica»: «Essa entra nel 
santuario […]; da incerta e soggettiva, si fa sicura, obbiettiva, sociale; si pone a servizio 
[…] della fede cattolica. Mistero e ministero la caratterizzano. Diventa sacramentale 
[…]»36. Mi pare importante, per la valenza pedagogica della collaborazione tra Chiesa e 
artisti, questo appello all’oggettività, intesa da papa Montini non più in senso filosofico, 
bensì ecclesiologico: si tratta cioè, anche per gli artisti, di partecipare di un sentire 
comunitario, condiviso, che risulta attendibile proprio perché è garantito dalla reciproca 
verifica, dalla vicendevole vigilanza nella solidarietà del sensus e del consensus fidei di cui 
parla Lumen gentium 12. Su questo sentiero si muoverà anche Giovanni Paolo II, parlando 
espressamente – al n. 7 della sua Lettera agli artisti – di un’arte «di ispirazione 
cristiana»37.  
Al di là dell’arte propriamente «liturgica», che mutua dal culto cristiano – quale suo 
nuovo contenuto – l’indicazione a esprimere il Dio invisibile a partire dalla sua icona 
visibile che è Cristo Gesù38, Paolo VI rimane comunque sensibilissimo al fascino dell’arte 
cosiddetta «religiosa», significativamente da lui descritta come «figlia del nostro tempo e 
gemella dell’arte profana» (mi pare, questo, un implicito invito a non distinguere più 
troppo tra sacro e profano nel campo dell’arte), un’arte da cui pur «tacitamente traspare, o 
palesemente si afferma un riferimento, un’intenzione, un soggetto religioso, liberamente 
concepito dall’artista», com’egli spiega inaugurando la collezione d’arte moderna nei 
Musei Vaticani39. E ancora una volta Giovanni Paolo II segue questa medesima pista, per 
rendere più spazioso e articolato al contempo l’orizzonte in cui l’arte «come tale»40 entra in 
circuito con la fede cristiana: parlando agli operatori del Pontificio Consiglio della Cultura, 
a più riprese nell’arco del suo lungo pontificato, egli insiste sul rapporto tra arte e cultura – 
la prima come espressione privilegiata della seconda – che insieme si aprono 
all’ispirazione della fede e al confronto con le istanze religiose. Del resto la fede stessa ha 
dei contenuti e dei profili culturali, che non di rado, lungo i secoli, si sono espressi proprio 
in termini artistici41. La fede, dunque, ha una sua componente culturale, e la cultura – 
	  	  	  	  	  	  	  	  	  	  	  	  	  	  	  	  	  	  	  	  	  	  	  	  	  	  	  	  	  	  	  	  	  	  	  	  	  	  	  	  	  	  	  	  	  	  	  	  	  	  	  	  	  	  	  	  	  	  	  	  	  	  	  	  	  	  	  	  	  	  	  	  	  	  	  	  	  	  	  	  	  	  	  	  	  	  	  	  	  	  	  	  	  	  	  	  	  	  	  	  	  	  	  	  	  	  	  	  	  	  	  	  	  	  	  	  	  	  	  	  	  	  	  	  	  	  	  	  	  	  	  	  	  	  	  	  	  	  	  	  	  	  	  	  	  	  	  	  	  	  	  	  	  	  	  	  	  	  	  	  	  	  	  	  	  	  	  	  	  	  	  	  	  	  	  	  	  	  	  	  	  	  	  	  	  	  	  	  	  	  
Dio di Gesù Cristo come il Dio che è Dio, «al tempo stesso vicino e misterioso»: cf. Le immagini di Dio. Una storia 
dell’Eterno nell’arte, Einaudi, Torino 2012, 392-395. 
36 PAOLO VI, La scuola d’arte cristiana «Beato Angelico» di Milano, in Insegnamenti, III: 1965, 97. Cf. anche ID., Il più 
alto cantico…, 6, in cui papa Montini parla della «funzionalità» liturgica dell’arte sacra. 
37 GIOVANNI PAOLO II, Lettera agli artisti, n. 1129, 578. 
38 Cf. PAOLO VI, Il più alto cantico, 4-5. 
39 Cf. PAOLO VI, La Chiesa cattolica è tuttora insigne estimatrice degli artisti ispirati alla fede, in ID., Insegnamenti, XI: 
1973, 647. 
40 GIOVANNI PAOLO II, Lettera agli artisti, n. 10, in Enchiridion dei Beni Culturali della Chiesa, n. 1139, 582. 
41 Cf. GIOVANNI PAOLO II, Inde a pontificatus nostri initio, motu proprio del 25.3.1993, in Enchiridion dei Beni Culturali 
della Chiesa, n. 1068, 553 e ID., Allocuzione alla I Assemblea plenaria, ib., n. 1079, 560. 
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soprattutto nei suoi registri artistici più «autentici» benché non «tipicamente religiosi» – 
mantiene «un’intima affinità» con la fede42. C’è certamente una continuità a tratti persino 
letterale con l’insegnamento dei suoi predecessori, ma non si può non registrare in queste 
riflessioni del papa polacco un respiro ormai più ampio e disteso. 
 
2.1.3. Il terzo tema da segnalare è quello della bellezza, che – come ha scritto 
Giovanni Paolo II – «è qualificante per un discorso sull’arte»43. Ma anche in questo caso si 
può registrare una certa evoluzione nel magistero ecclesiale, fondamentalmente consistente 
nel passaggio dalla prospettiva filosofica dei trascendentali a quella biblica della bellezza 
divina, che ha la sua icona più drammatica – paradossalmente segnata dalla bruttura della 
violenza e della morte, come ha fatto notare Benedetto XVI44 – nel Cristo protagonista 
della Pasqua45. 
Attorno all’intreccio del vero, del bello e del buono ragiona già Pio XII intervenendo 
al congresso internazionale degli artisti cattolici del 195046. E ai trascendentali tornano ad 
accennare anche Paolo VI nel discorso inaugurale della collezione d’arte moderna dei 
Musei Vaticani, nel 197347, e Giovanni Paolo II nel n. 3 della sua Lettera agli artisti. 
L’ambito in cui, così, essi si mantengono è quello indicato da Paolo VI come «filosofia 
dell’arte»48. Ma questi registri estetici vengono anche oltrepassati, in una prospettiva 
piuttosto teologica, in cui la bellezza non è più soltanto, come il bello, un aspetto 
dell’essere di cui l’uomo partecipa, ma l’identità stessa di Dio, quella con cui Dio si rivela 
e si comunica salvificamente all’uomo. Al centro dell’insegnamento ecclesiale finisce per 
emergere l’«infinita bellezza divina» di cui parla la Sacrosanctum concilium (n. 122). Di 
questa bellezza, dice Paolo VI nel Messaggio agli artisti a conclusione del concilio, ha 
bisogno il mondo per non cadere nella disperazione. E di questa bellezza, nel mondo, gli 
artisti sono i «guardiani»49. 
È significativa di tale passaggio dai registri dell’estetica filosofica alla teologia della 
bellezza questa densa pagina di Giovanni Paolo II, del 1995: «In Dio […] la bellezza non è 
	  	  	  	  	  	  	  	  	  	  	  	  	  	  	  	  	  	  	  	  	  	  	  	  	  	  	  	  	  	  	  	  	  	  	  	  	  	  	  	  	  	  	  	  	  	  	  	  	  	  	  	  	  	  	  	  	  	  	  	  	  
42 GIOVANNI PAOLO II, Lettera agli artisti, n. 10, in Enchiridion dei Beni Culturali della Chiesa, n. 1139, 582. 
43 Ib., n. 3, in Enchiridion dei Beni Culturali della Chiesa, n. 1115, 573. Anche papa Francesco, all’inizio del suo 
pontificato, ha fatto insistenti riferimenti all’importanza della bellezza per l’esperienza cristiana: cf. Vi chiedo di pregare 
per me. Inizio del Ministero Petrino di Papa Francesco, LEV, Città del Vaticano 2013. 
44 J. RATZINGER, La ferita della bellezza, 159, 165, 167. Dell’epifania divina sub contrariis è testimonianza l’intero 
racconto biblico, per ciò che narra e per come lo narra: cf. E. AUERBACH, Sacrae Scripturae sermo humilis, in ID., Studi 
su Dante, Feltrinelli, Milano 19707, 167-175. 
45 Del resto questo passaggio è stato tentato e si è verificato continuamente nella storia del pensiero cristiano: cf. 
B. FORTE, La porta della Bellezza. Per un’estetica teologica, Morcelliana, Brescia 20003. 
46 PIO XII, Ai partecipanti al Congresso internazionale degli artisti cattolici, in ID., Discorsi agli intellettuali, 500. 
47 Cf. PAOLO VI, La Chiesa cattolica è tuttora insigne estimatrice degli artisti ispirati alla fede, 648. 
48 Ib. 
49 Messaggio conclusivo del concilio agli artisti, in Enchiridion Vaticanum, Dehoniane, Bologna 197911, I, nn. 497* e 
498*. 
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un attributo derivato, ma coincide con la sua stessa realtà, che è “gloria”, come afferma la 
Scrittura […]. Quando la Chiesa chiama l’arte ad affiancare la propria missione, non è 
soltanto per ragioni di estetica, ma per obbedire alla “logica” stessa della rivelazione e 
dell’incarnazione»; si tratta, del resto, di dare ai credenti «la possibilità di fare fin d’ora una 
qualche esperienza di Dio, il quale raccoglie in Sé tutto ciò che è buono, bello, vero»50. C’è 
qui – come ha rilevato molto bene Elio Guerriero51 – l’eco della riflessione teologica di 
Hans Urs von Balthasar, il quale aveva ripensato l’estetica sub luce evangelii e dunque a 
partire da una ricomprensione dell’intreccio filosofico tra il vero, il bene e bello nella 
coincidenza teologica tra la verità, la bontà e la bellezza divine attestata nel racconto 
biblico. Ed è questa eco balthasariana che Benedetto XVI rende esplicita nel suo discorso 
agli artisti di tutto il mondo invitati nella Sistina nel 2009, quando, per coniugare insieme il 
tema della bellezza con quello della verità a lui tanto caro, ribadisce – citando il teologo 
elvetico – la centralità della bellezza, da cui tutto inizia e in cui tutto culmina: «La nostra 
parola iniziale si chiama bellezza. La bellezza è l’ultima parola»52. 
 
2.1.4. Il quarto tema da segnalare è quello delle domande radicali. Con questa 
espressione intendo riferirmi agli interrogativi sul perché del vivere e del morire, sulla sete 
umana di verità e di giustizia, sulle meschine debolezze del potere, sul confronto tra Dio e 
il dolore innocente, sulla destinazione ultima dell’uomo53. Sono le domande di quelle arti 
che tentano – per dirla con un poeta siciliano, Bartolo Cattafi – di decifrare l’universo, di 
capire se esso sia cosmo o caos, salute oppure metastasi54. 
Il concilio dà il suo contributo più interessante alla riflessione sulla qualità 
pedagogica dell’arte proprio quando chiama in causa queste domande radicali, affermando 
che all’arte appartiene in modo particolare il compito di «conoscere l’indole propria 
dell’uomo, i suoi problemi e la sua esperienza […], di scoprire la sua situazione nella storia 
e nell’universo, di illustrare le sue miserie e le sue gioie, i suoi bisogni e le sue capacità»55. 
Il tenore di questa pagina ci lascia capire subito ch’essa appartiene alla Gaudium et spes, 
cioè a quel documento conciliare in cui si dice che «la gioia e la speranza, la tristezza e 
l’angoscia degli uomini di oggi […] sono pure la speranza, la tristezza e l’angoscia dei 
	  	  	  	  	  	  	  	  	  	  	  	  	  	  	  	  	  	  	  	  	  	  	  	  	  	  	  	  	  	  	  	  	  	  	  	  	  	  	  	  	  	  	  	  	  	  	  	  	  	  	  	  	  	  	  	  	  	  	  	  	  
50 GIOVANNI PAOLO II, Allocuzione alla I Assemblea plenaria, in Enchiridion dei Beni Culturali della Chiesa, n. 1089, 
563-564. 
51 Cf. E. GUERRIERO, Bellezza e dramma di Dio. L’estetica cattolica da von Balthasar al magistero dei papi, in La nobile 
forma, 40-68. 
52 BENEDETTO XVI, Cari artisti, voi siete custodi della bellezza. 
53 Rilke ha indicato in questi interrogativi le «grandi dinastie di domande» che «sempre e di nuovo sono state ricoperte di 
domande»: R.M. RILKE, Su Dio, in ID., Lettere a un giovane poeta, Adelphi, Milano 2010, 117.  
54 Cf. A. SPADARO, Dall’altra parte il vero disegno. La poesia di Bartolo Cattafi, in AA.VV., Sub specie typographica. 
Domande radicali negli scrittori siciliani del Novecento, a cura di M. Naro, Sciascia Ed., Caltanissetta-Roma 2003, 177-
192. 
55 Gaudium et spes, n. 62. 
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discepoli di Cristo, e nulla vi è di genuinamente umano che non trovi eco nel loro cuore»56. 
Giovanni Paolo II e Benedetto XVI si sono ricollegati alla lezione conciliare facendo 
notare che in forza di queste domande («personali» ed «esistenziali», come le definisce 
papa Wojtyła, «da cui deriva il senso del vivere», aggiunge papa Ratzinger57) l’arte 
acquisisce, nella misura più compiuta, la sua «valenza religiosa». In tal senso l’arte è come 
una nuova «rappresentazione» trasfigurata della realtà in cui l’uomo è coinvolto e spesso 
impastoiato, come già diceva Pio XII in riferimento alla cinematografia58. L’arte, così, si 
incarica di additare l’«oltre» e il «di più», al di là di ogni evidenza scontata e di ogni 
sufficiente ovvietà. La sua missione è – spiega Joseph Ratzinger, ancor prima di diventare 
papa – l’ablatio, lo scrostamento della realtà da tutto ciò che è inautentico o almeno 
superfluo, per farne emergere la «nobile forma»59. Il suo compito è «meravigliare»: ne è 
convinto Paolo VI60, e dopo di lui parimenti Giovanni Paolo II, per il quale gli artisti sono 
«cercatori di nuove epifanie» che possano indurre gli uomini allo «stupore»61, e Benedetto 
XVI, per il quale gli artisti hanno «la missione di suscitare meraviglia»62 e con la loro 
opera, lungi dal tradire la realtà, si pongono in un «confronto serrato con il vissuto 
quotidiano, per liberarlo dall’oscurità e trasfigurarlo, per renderlo luminoso e bello»63. 
A questa meraviglia la Chiesa e gli artisti devono reciprocamente educarsi, se 
vogliono insieme testimoniarla efficacemente al mondo intero. Per usare un’espressione di 
Romano Guardini, la cui teoria dell’intuizione artistica implicitamente Paolo VI cita nel 
famoso discorso in Sistina del 196464, occorre imparare a guardare il mondo con gli occhi 
di Dio, con lo stesso sguardo di Chi lo ha voluto e fatto e di Chi, perciò, davvero lo 
conosce in ogni suo recondito significato e nel suo senso totale, trasfigurandone le ombre, i 
limiti, le debolezze, le brutture65. Ma si può aggiungere che bisogna anche imparare ad 
ascoltare l’uomo con le stesse orecchie di Dio, per parafrasare un’affermazione del mistico 
fiorentino Divo Barsotti, secondo cui «soltanto Dio può ascoltare fino in fondo la parola 
	  	  	  	  	  	  	  	  	  	  	  	  	  	  	  	  	  	  	  	  	  	  	  	  	  	  	  	  	  	  	  	  	  	  	  	  	  	  	  	  	  	  	  	  	  	  	  	  	  	  	  	  	  	  	  	  	  	  	  	  	  
56 Gaudium et spes, n. 1. 
57 GIOVANNI PAOLO II, Lettera agli artisti, n. 13, in Enchiridion dei Beni Culturali della Chiesa, n. 1147, 585; 
BENEDETTO XVI, Cari artisti, voi siete custodi della bellezza. 
58 PIO XII, Ci torna sommamente, allocuzione del 21.6.1955, in Tutte le encicliche e i principali documenti pontifici 
emanati dal 1740, 307 e 312. 
59 Cf. J. RATZINGER, La ferita della bellezza, 114. 
60 PAOLO VI, La Chiesa cattolica è tuttora insigne estimatrice degli artisti ispirati alla fede, 649. 
61 Cf. l’esergo e il n. 16, conclusivo, della Lettera agli artisti del 1999. 
62 BENEDETTO XVI, La bellezza della verità e la bellezza dell’amore, in La nobile forma, 216. 
63 BENEDETTO XVI, Cari artisti, voi siete custodi della bellezza. 
64 Mi pare di poter registrare un’eco guardiniana lì dove papa Montini parla della Einfühlung, cioè della sensibilità 
artistica: cf. PAOLO VI, Incontro con gli artisti nella Cappella Sistina, 314; R. GUARDINI, L’opera d’arte, in ID., Scritti 
filosofici, a cura di G. Sommavilla, Fabbri, Milano 1964, I, 335-354. 
65 In tal senso – seguendo la lezione di Paul Klee (Teoria della forma e della figurazione, pref. di G.C. Argan, Feltrinelli, 
Milano 1959) – l’arte si può ben considerare come uno sguardo trasfigurante, che non si limita a riprodurre le cose 
visibili, facendo piuttosto emergere da esse l’invisibile. Cf. A. DE SANTIS, Metamorfosi dello sguardo. Il vedere fra 
mistica, filosofia ed arte, Centro Studi S. Anselmo, Roma 1996. 
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dell’uomo, perché in definitiva la sua parola è rivolta a Lui solo. Soltanto mettendoci con 
estrema umiltà al posto di Dio, anche noi possiamo sperare di intenderla più pienamente»: 
«E se la parola è bestemmia non cessa per questo di esser preghiera»66. 
 
2.2 Le indicazioni e le prospettive 
 
Dal magistero ecclesiale sull’arte si possono ricavare anche alcune interessanti 
indicazioni sui destinatari dell’impegno formativo ed educativo che insieme la Chiesa e gli 
artisti devono oggi esercitare. 
I primi destinatari sono gli uomini e le donne della nostra epoca e, per quanto 
riguarda l’arte più strettamente liturgica, il popolo ecclesiale, al quale – come dice con 
icastica espressione Paolo VI – occorre «restituire la parte attiva» nella celebrazione del 
culto, coinvolgendolo, convincendolo, affascinandolo sempre più proprio grazie ai vari 
linguaggi artistici: il che coincide – secondo papa Montini – con il «ridare al popolo l’arte» 
stessa, senza più intellettualismi67. 
A insistere maggiormente sulla necessità di «educare» tramite l’arte gli uomini e le 
donne del nostro tempo è Pio XII, il quale avverte l’emergenza della ricostruzione non solo 
materiale ma anche e soprattutto morale e spirituale dopo i disastri della seconda guerra 
mondiale. Ancora all’inizio degli anni cinquanta egli parla del «compito dell’arte 
nell’opera della pace»: «[…] l’arte aiuta gli uomini, nonostante tutte le disparità di 
caratteri, d’educazione, di civiltà, a conoscersi, a comprendersi, per lo meno ad intuirsi 
scambievolmente e, di conseguenza, a mettere in comune le proprie risorse allo scopo di 
completarsi a vicenda»68. L’attualità di queste riflessioni rimane straordinaria: lo scultore e 
pittore Ernesto Lamagna mi ha raccontato del suo viaggio in Afghanistan, qualche anno fa, 
per andarvi a tenere un corso pratico di formazione artistica per i giovani dell’Università di 
Herat, ricordando la sua esperienza come una “missione di pace” e come un “laboratorio 
del dialogo”, salutare antidoto alla tentazione dello scontro di civiltà che oggi moltissimi 
hanno in Oriente come in Occidente69. Pio XII, dal canto suo, sensibile al fascino del 
cinema e della televisione perché aveva visto, durante i decenni dei regimi, quanto danno 
potevano causare questi mezzi di comunicazione di massa usati e abusati in chiave soltanto 
propagandistica, negli anni cinquanta vede crescere esponenzialmente le possibilità di 
un’educazione “artistica” del popolo con il diffondersi su scala mondiale dei moderni 
mass-media, che a suo parere hanno una loro complessa fisionomia in cui ai tratti potenti 
della tecnica si accompagnano anche quelli raffinati dell’arte. Sono molte le pagine che 
papa Pacelli dedica a quello che per lui dovrebbe essere il «film ideale», tale in quanto 
	  	  	  	  	  	  	  	  	  	  	  	  	  	  	  	  	  	  	  	  	  	  	  	  	  	  	  	  	  	  	  	  	  	  	  	  	  	  	  	  	  	  	  	  	  	  	  	  	  	  	  	  	  	  	  	  	  	  	  	  	  
66 D. BARSOTTI, La religione di Giacomo Leopardi, pres. di M. Naro, San Paolo, Cinisello Balsamo 2008, 19 e 13. Cf. 
anche, pur in una diversa prospettiva, J. COTTIN, La mystique de l’art. Art contemporain et christianisme, de 1900 à nos 
jours, Éd. du Cerf, Paris 2007. 
67 PAOLO VI, Il più alto cantico, 6-7. 
68 PIO XII, Ai partecipanti al Congresso internazionale degli artisti cattolici, in ID., Discorsi agli intellettuali, 498-499. 
69 Cf. E. LAMAGNA, Herat Ora 9a, a cura di A. Carone e L. Zichichi, Il Cigno GG Ed., Roma 2009. 
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capace di mediare agli spettatori messaggi morali e valori etici, per affinare le coscienze e 
divulgare nuove conoscenze70. Non a caso la funzione pedagogico-morale della nuova arte 
cinematografica e televisiva è attribuita dal papa proprio al film «d’insegnamento» – 
diremmo oggi ai documentari scientifici e naturalistici della BBC e del National 
Geographic – più che ai film d’avventura, o drammatici o persino religiosi71. In questa 
prospettiva si pronuncia anche Paolo VI, amplificando gli appelli alla resistenza etica e alla 
responsabilità morale degli artisti, mentre osserva con amarezza il trionfo della 
secolarizzazione dei costumi e degli stili di vita, di cui il cinema e la televisione sono ormai 
– al contempo – lo specchio ma anche il megafono e anzi la cattedra72. Il mondo, sottolinea 
Paolo VI, ha bisogno ormai di testimoni più che di maestri; o, comunque, ha bisogno di 
maestri che insegnino in modo credibile, comunicando non astratte teorie ma esperienze 
capaci di motivare e di giustificare le scelte importanti della vita. Giovanni Paolo II 
aggiunge al tema della resistenza etica e della responsabilità morale l’invito a impegnarsi – 
anche per le vie dell’arte – per il bene comune e per il progresso autentico dell’intera 
famiglia umana. Non è soltanto la Chiesa, per il suo culto liturgico, che ha bisogno degli 
artisti: anche la società, il mondo stesso – come già aveva insegnato il concilio nella 
Gaudium et spes – hanno bisogno urgente di persone che esercitino, insieme a ciò che 
meglio sanno fare, anche l’arte di educare: «La società, in effetti, ha bisogno di artisti come 
ha bisogno di scienziati, di tecnici, di operai, di professionisti, di testimoni della fede, di 
maestri, di padri e di madri, che garantiscano la crescita della persona e lo sviluppo della 
comunità attraverso quell’altissima forma di arte che è l’“arte educativa”»73. Leggendo 
queste parole si riesce a immaginare l’umanità contemporanea come un grande cantiere 
aperto, in cui gli artisti sono affiancati anche e soprattutto ai testimoni, ai maestri, ai padri e 
alle madri, cioè a coloro la cui vocazione è – direi precipuamente, se non esclusivamente – 
proprio quella di aiutare a crescere le nuove generazioni. 
Ancor più marcata è, nei documenti magisteriali che stiamo passando in rassegna, 
l’esigenza ecclesiale della formazione e dell’educazione degli artisti. A questo proposito i 
riferimenti si fanno numerosi, fino ad affollare quasi tutte le pagine del discorso di Paolo 
VI del 1964 nella Cappella Sistina. Ma già Pio XII, in un passaggio della Mediator Dei, nel 
1947, aveva affidato con chiarezza ai vescovi suoi confratelli la responsabilità di 
quest’opera formativa: «[…] curate diligentemente di illuminare e dirigere la mente e 
l’anima degli artisti, ai quali sarà affidato il compito di restaurare e ricostruire tante chiese 
rovinate o distrutte dalla violenza della guerra»74. Le parole di questa esortazione si devono 
	  	  	  	  	  	  	  	  	  	  	  	  	  	  	  	  	  	  	  	  	  	  	  	  	  	  	  	  	  	  	  	  	  	  	  	  	  	  	  	  	  	  	  	  	  	  	  	  	  	  	  	  	  	  	  	  	  	  	  	  	  
70 Cf. PIO XII, Ci torna sommamente e Miranda prorsus, enciclica dell’8.9.1957, in Tutte le encicliche e i principali 
documenti pontifici emanati dal 1740, XII, 305-314 e 465-469. 
71 Cf. PIO XII, Nel dare, allocuzione del 28.10.1955, in Tutte le encicliche e i principali documenti pontifici emanati dal 
1740, XII, 322-333. 
72 Cf. PAOLO VI, Gli alti doveri dello spettacolo, in ID., Insegnamenti, III: 1965, 399-401. 
73 GIOVANNI PAOLO II, Lettera agli artisti, n. 4, in Enchiridion dei Beni Culturali della Chiesa, n. 1118, 574. 
74 PIO XII, Mediator Dei, in Tutte le encicliche e i principali documenti pontifici emanati dal 1740, XI, 472. 
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scandire e soppesare una per una: affinché la ricostruzione post-bellica, anche in ambito 
chiesastico, possa riuscire bene, i vescovi, e cioè le guide pastorali delle comunità 
ecclesiali, devono essere come gli angeli custodi degli artisti, impegnati a rendere loro un 
servizio autorevole e cortese insieme, che è quello di illuminarli e dirigerli. Il Vaticano II 
riecheggerà l’insegnamento di Pio XII quando al n. 127 di Sacrosanctum concilium 
disporrà che «i vescovi, o di persona o per mezzo di sacerdoti idonei, che conoscono e 
amano l’arte, si prendano cura degli artisti, allo scopo di formarli allo spirito dell’arte sacra 
e della sacra liturgia». 
D’altra parte anche agli artisti Pio XII rivolge l’invito a lasciarsi coinvolgere 
nell’esperienza ecclesiale, perché è proprio vivendo con la Chiesa e nella Chiesa che essi 
potranno conoscerla meglio e perciò comprenderla e amarla di più. Può valere per tutti gli 
artisti ciò che papa Pacelli scrive nella sua enciclica Miranda prorsus, dedicata – nel 1957 
– agli autori e agli operatori del cinema e della televisione: «S’avvicinino […] alle fonti 
della grazia, assimilino la dottrina del Vangelo, prendano conoscenza di quanto la Chiesa 
insegna sulla realtà della vita, sulla felicità e sulla virtù, sul dolore e sul peccato, sul corpo 
e sull’anima, sui problemi sociali e sulle aspirazioni umane […]»75. E, penetrando ancor di 
più verso il cuore della realtà ecclesiale, Paolo VI aggiunge nel 1965: «[…] inserite la 
vostra arte, l’opera vostra, l’oblazione del vostro genio e del vostro lavoro nel grande ciclo 
della preghiera della Chiesa»76. 
Il discorso rivolto da papa Montini agli artisti nel maggio 1964, dentro la Cappella 
Sistina, si può considerare come il documento più importante riguardo alla questione della 
formazione ecclesiale e cristiana degli artisti. Paolo VI, in quell’occasione, comincia 
apostrofando con toni severi gli artisti, che a suo parere – con le loro produzioni 
nichilistiche, segniche, cerebrali, astratte, intrinsecamente decorative, buone per spezzare le 
tinte uniche delle pareti nei salotti borghesi – «staccano l’arte dalla vita»: «[…] non si sa 
cosa dite, non lo sapete tante volte neanche voi», aggiunge il papa, alludendo 
polemicamente ai verbosi apparati critici che corredano in quegli anni le opere degli artisti 
spazialisti e concettuali nel tentativo di “spiegarle” alla gente. Tuttavia, dopo il j’accuse, 
Paolo VI pronuncia anche la doverosa doléance autocritica: «[…] riconosciamo che anche 
noi vi abbiamo fatto un po’ tribolare […] vi abbiamo abbandonato anche noi. Non vi 
abbiamo spiegato le nostre cose, non vi abbiamo introdotti nella cella segreta, dove i 
misteri di Dio fanno balzare il cuore dell’uomo […]. Non vi abbiamo avuti allievi, amici, 
conversatori; perciò non ci avete conosciuto. E – faremo il confiteor completo […] – vi 
abbiamo peggio trattati, siamo ricorsi ai surrogati, all’“oleografia”, all’opera d’arte di pochi 
pregi e di poca spesa […] e siamo andati anche noi per vicoli traversi, dove l’arte e la 
bellezza e – ciò che è peggio per noi – il culto di Dio sono stati male serviti». Di nuovo, 
qui, è il caso di scandire parola per parola, mentre ci passano davanti agli occhi viae crucis 
seriali, le vetrate con le decalcomanie, i disegnini incorniciati, le statue dei santi, antichi e 
	  	  	  	  	  	  	  	  	  	  	  	  	  	  	  	  	  	  	  	  	  	  	  	  	  	  	  	  	  	  	  	  	  	  	  	  	  	  	  	  	  	  	  	  	  	  	  	  	  	  	  	  	  	  	  	  	  	  	  	  	  
75 PIO XII, Miranda prorsus, in Tutte le encicliche e i principali documenti pontifici emanati dal 1740, XII, 471-472. 
76 PAOLO VI, La scuola d’arte cristiana, 97-98. 
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moderni, che ingombrano le chiese costruite in questo nostro post-concilio, ordinate 
sbrigativamente dai vescovi e dai parroci o dai fedeli alle produzioni “industriali”77. E 
mentre rivediamo con la memoria le architetture chiesastiche post-sessantottine, realizzate 
con «assurda bizzarria» e in nome di una «presunta sperimentazione» alla quale «la 
committenza non ha saputo opporre alcuna resistenza»78. La soluzione prospettata da Paolo 
VI è condividere la fatica della formazione e l’impegno dell’educazione, in tutte le loro 
varianti intese e praticate: la «catechesi […] sistematica, paziente, […] nutriente», lo 
stupore della scoperta e l’entusiasmo dell’intuizione e, contestualmente, il «tirocinio 
tremendo, duro, ascetico, lento, graduale», il «laboratorio», lo studio delle tecniche di un 
tempo e la sperimentazione delle nuove, l’azzardo umile e coraggioso insieme del fare, del 
plasmare, del costruire, del realizzare cose degne di essere definite belle, magari pure il 
coraggio intelligente di esercitare – in un certo senso – quell’ablatio di cui ha parlato 
Benedetto XVI, quella disponibilità cioè a togliere anche tutto ciò che attualmente, dentro 
le nostre chiese, non rende giustizia alla bellezza divina79. 
Ora, con tutta sincerità, non si può dire che queste indicazioni siano state sempre 
accolte e messe in pratica in questi ultimi decenni, non si può dire che i circuiti della 
formazione e dell’educazione ecclesiale all’arte e dell’arte abbiano sempre funzionato 
correttamente, nonostante i ricorrenti inviti dei pontefici alla solerzia e all’impegno in 
questo campo80. Per questo motivo, le loro indicazioni, nella misura in cui restano attuali e 
addirittura ancora disattese, rimangono pure come prospettive da imboccare e da 
percorrere, finalmente, con decisione e speranza, per progredire nel solco della grande 
tradizione ecclesiale, la quale – lungi dal confondersi con il tradizionalismo – non si riduce 
a una semplice istruzione dottrinale, ma è – per dirla con Yves Congar – «una specie di 
contagio» e si risolve in «comunicazione vivente», in una testimonianza «attrattiva», «a 
partire da modelli viventi e vissuti»81. 
	  	  	  	  	  	  	  	  	  	  	  	  	  	  	  	  	  	  	  	  	  	  	  	  	  	  	  	  	  	  	  	  	  	  	  	  	  	  	  	  	  	  	  	  	  	  	  	  	  	  	  	  	  	  	  	  	  	  	  	  	  
77 Sono interessanti, a tal proposito, le osservazioni critiche di A. MERCADANTE, In margine a un dibattito sulla 
Cattedrale di Caltanissetta, in AA.VV., Guardando al completamento degli affreschi della Cattedrale di Caltanissetta, a 
cura di G. Canalella, Ed. del Seminario, Caltanissetta 2013, 107-120. 
78 Cf. M. BOTTA, L’anno zero dopo Ronchamp, in Vita e Pensiero 95 (2012) 5, 75-80. 
79 PAOLO VI, Incontro con gli artisti nella Cappella Sistina, 315-317. 
80 Cf. per es. GIOVANNI PAOLO II, Messaggio alla II Assemblea plenaria, in Enchiridion dei Beni Culturali della Chiesa, 
nn. 1101-1102, 568. Rimane attuale la provocatoria riflessione annotata nei primi anni cinquanta del Novecento da Marie-
Alain Couturier: «Se papa Pio XII volesse fare un vero favore all’arte cristiana vieterebbe per cinquant’anni qualunque 
tipo di pittura, scultura o architettura religiosa. Più nulla. A poco a poco questo divieto risanerebbe l’atmosfera. 
Vedremmo chiudere l’una dopo l’altra tutte le bottegucce di Saint-Sulpice, gli artisti oggi specializzati in arte religiosa si 
scoraggerebbero e si rimetterebbero a fare ristratti, paesaggi e nature morte […]» (La vérité blessée, Éd. du Cerf, Paris 
1984, 318). «Oggi, dopo cinquant’anni, dobbiamo ammettere che la situazione non è migliorata. La discussione, che 
all’epoca era vivace […], è ora completamente venuta meno […]. Le istanze ufficiali della Chiesa che deve giudicare 
queste cose esercitano, ai giorni nostri, un potere discrezionale senza alcun contrappeso. Alcune di queste istanze, quando 
si tratta di commissionare delle opere o di attribuire dei marchi, continuano a decretare la promozione o il rifiuto degli 
artisti senza fornire loro delle ragioni per muoversi in una direzione o nell’altra»: F. BŒSPFLUG, Le immagini di Dio, 392. 
81 Cf. Y. CONGAR, La Tradizione e le tradizioni. Saggio teologico, Paoline, Roma 1965, 252. 
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Questo progresso può e deve spingere l’arte a uscire finalmente dall’asfittico recinto 
che la rinchiude. Può e deve darle la possibilità di diventare ancora una volta «arte viva», 
in corroborante relazione d’amicizia con gli artisti più creativi e perciò degni di essere 
riconosciuti tali, come scriveva il domenicano Marie-Alain Couturier sulla sua rivista «Art 
Sacré»82. 
Oggi i canali catechistici − che traducono in termini culturali correnti il profilo 
dottrinale della fede cristiana − sembrano non essere più né efficienti né efficaci. E anche i 
registri simbolici − liturgici e artistici − sembrano non avere più la loro antica capacità 
comunicativa, mentre l’indole testimoniale del cristianesimo rimane spesso sottotraccia, 
sepolta tra le polemiche attorno alla sua (ir)rilevanza pubblica. L’appello conciliare al 
rinnovamento talvolta è stato disatteso e talvolta persino frainteso e ha portato a scelte 
pratiche nella liturgia, nella catechesi, nella pastorale − arbitrarie rispetto a quelle decise 
dal Vaticano II − che non sempre risultano congeniali alla trasmissione della fede. Per 
superare questa impasse non basta tentare il ritorno al passato. 
La trasmissione della fede non consiste nel restaurare il passato dogmatico, simbolico 
e spirituale del cristianesimo, ma nell’attualizzarlo. La tradizione ecclesiale stessa non è 
una specie di archivio o di museo. Prima e più che uno scrigno contenente bellezze e 
simboli antichi, essa è un’azione vitale, tramite cui si realizza il rapporto fra le generazioni 
dei credenti. Essa è l’atto stesso del trasmettersi credente da una generazione all’altra. Ciò 
avviene veramente se la generazione che riceve il messaggio cristiano lo fa radicalmente 
proprio, apprendendolo di nuovo, senza limitarsi a replicare la comprensione che ne ebbe la 
generazione precedente e reinterpretandolo profondamente.  
C’è, nella tradizione ecclesiale, un sottofondo di continuità: è il vangelo di Cristo ad 
essere di volta in volta ricevuto e trasmesso; è lo Spirito che pervade quell’unico vangelo a 
prolungare la sua eco lungo i secoli. Ma c’è anche l’irrompere della discontinuità: quel 
vangelo eterno dev’essere ascoltato con le orecchie dell’epoca in cui esso va risuonando. 
Questa irrinunciabile novità è la conversione cui tutte le generazioni cristiane sono 
chiamate, quell’intimo cambiamento spirituale che porta i credenti a immedesimarsi nel 
Cristo annunciato dai vangeli, finendo perciò per incarnarne a loro volta l’avventura e 
diventando altrettanti “evangeli”. 
La fede è veramente tale se è creduta, cioè se è vissuta in personale responsabilità: 
all’oggettività della fede deve corrispondere la soggettualità del credente. Cristiani non si 
nasce ma si diventa, affermava nel III secolo Tertulliano. In questo senso, trasmettere la 
fede significa formare le nuove generazioni di credenti. La Chiesa − con le sue guide 
pastorali, con i tutti suoi membri, con i suoi gruppi e movimenti − è difatti come una 
famiglia, la cui prima vocazione è quella di curare, in modi adeguati alle cangianti 
situazioni, l’educazione alla fede. Da questa dipende non solo la trasmissione della fede, 
ma anche lo stimolo a maturare una qualità alta della vita credente. Insegnare la fede, 
	  	  	  	  	  	  	  	  	  	  	  	  	  	  	  	  	  	  	  	  	  	  	  	  	  	  	  	  	  	  	  	  	  	  	  	  	  	  	  	  	  	  	  	  	  	  	  	  	  	  	  	  	  	  	  	  	  	  	  	  	  
82 Cf. M.-A. COUTURIER, Un’avventura per l’arte sacra. Testi in L’Art Sacré scelti da P.-R. Régamey, Jaca Book, Milano 
2012. 
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difatti, ha un’efficacia performativa: vuol dire illustrare il vangelo e il mistero ecclesiale in 
forme così belle, e perciò convincenti, da poter essere riprese e rivissute83. Oggi più che 
mai dobbiamo sentire la responsabilità di diventare maestri capaci d’essere, ancor prima e 
ancor più, testimoni di ciò che insegniamo. 
	  	  	  	  	  	  	  	  	  	  	  	  	  	  	  	  	  	  	  	  	  	  	  	  	  	  	  	  	  	  	  	  	  	  	  	  	  	  	  	  	  	  	  	  	  	  	  	  	  	  	  	  	  	  	  	  	  	  	  	  	  
83 Cf. U. KROPAČ, L’estetica come elemento fondamentale e metodo irrinunciabile dell’educazione e della formazione 
religiose, in AA.VV., Vie del bello in catechesi, 139-153. 
